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Gruppo di studio su: 
“PINOCCHIO” DA CARMELO BENE A BABILONIA TEATRI. 
DUE SPETTACOLI A CONFRONTO. 
 
di Federica Di Bianco e Gloria Follacchio 
 
 
1. Pinocchio di Babilonia Teatri  
 
Pinocchio per i Babilonia Teatri si pone nel segno della continuità: dopo aver chiuso il progetto sulla 
morte iniziato con lo spettacolo La pancia, proseguito con The end e concluso con The rerum natura, 
che sposta l’attenzione dalla società all’individuo, dichiarano di voler realizzare uno spettacolo a 
partire da una fonte letteraria, in questo caso dal Pinocchio di Collodi, per indagare le varie fasi della 
crescita a partire dall’infanzia. Oggi però lo spettacolo dei Babilonia Teatri è completamente diverso 
rispetto al punto di partenza, perché nel loro cammino hanno incontrato la compagnia Gli Amici di 
Luca, con cui Castellani e Raimondi hanno svolto un progetto di laboratorio da cui è nata l’idea di 
lavorare su Pinocchio, affrontando un argomento caro ai Babilonia Teatri: l’alterità. 
La compagnia teatrale Gli Amici di Luca nasce nel 2003 da un’idea di Fulvio De Nigris, all’interno 
della Casa dei Risvegli Luca De Nigris, un centro pubblico di riabilitazione per persone in stato di 
coma e post-coma che ha sede presso l’Ospedale Bellaria dell’Azienda Usl di Bologna. La compagnia 
porta avanti un laboratorio teatrale permanente con persone che hanno vissuto l’esperienza del coma, 
collaborando con diversi operatori e artisti teatrali. In dodici anni di attività ha realizzato una decina 
di spettacoli diretti per lo più da registi esterni. Il 2012 è l’anno dei Babilonia Teatri.  
Così Castellani e Raimondi inseriscono nel loro percorso progettuale tre attori della compagnia 
provenienti dal laboratorio, applicando ed introducendo gli elementi che li caratterizzano: la presenza 
di attori-non attori che si presentano con i loro nomi: Facchini, Ferrarini e Sielli, non interpretando 
personaggi ma portando in scena loro stessi, la loro storia e la loro fragilità, non dissimulata ma 
neanche esposta al pietismo. L’autobiografismo è presente in quanto autenticità, nelle parole degli 
attori e nei loro corpi; portano in scena la loro esperienza e la loro diversità, una presenza scenica 
priva di artificio e una ormai consolidata preparazione e competenza dal punto di vista tecnico. Il 
testo di Collodi è riconoscibile solo per alcuni accenni, utilizzato magistralmente da Raimondi e 
Castellani per creare un filo ed un senso unitario allo spettacolo, per mediare, per essere attraversata 
con il giusto tatto dalle storie dei tre protagonisti. Rimane invariata anche in questo progetto la poetica 
dei Babilonia Teatri, con la volontà di abbattere la finzione e di disvelare gli artifici del teatro: scena 
spoglia, costante presenza del servo di scena sul palco ed alcuni momenti in platea, irriverenza, 
musiche, lingua pop, meta teatro, autenticità. 
 
 
2. Pinocchio di Carmelo Bene  
 
Il primo approccio di Carmelo Bene a Pinocchio risale al primo spettacolo del 1961, al quale hanno 
fatto seguito altri lavori nel 1981, 1998 e nel 1999 per la televisione. Rispetto ai suoi precedenti lavori, 
qui Carmelo Bene ha rispettato il filo narrativo del testo di Collodi senza violenti smembramenti, 
apportando solo delle lievi modifiche con piccoli tagli e omissioni, per adattarlo alla realizzazione 
scenica; non c’è nessuna mescolanza con altri testi, la storia è facilmente riconoscibile, e i contenuti 
restano invariati, poiché Carmelo Bene condivide a pieno i contenuti proposti da Collodi: i rapporti 
di potere che sottolineano i vari ruoli sociali a cui siamo costretti, l’educazione sociale e morale, la 
divisione del bene e del male. Ciò che cambia in modo radicale è la forma in cui Bene presenta il 
testo: destabilizza il pubblico con il suo velo di negatività presente sulla scena che cambia 
l’interpretazione e la percezione delle parole collodiane: non è il testo rassicurante e pedagogico 
tradizionalmente attribuito a Collodi, perché, pur rispettando il livello testuale dell’opera, la  scrittura 
scenica di Carmelo Bene introduce un punto di vista ispirato a una precisa chiave politica e sociale. 
L’ambiente rimane costante, è una scuola/tribunale; l’illuminazione è bassa, fatta eccezione per alcuni 
effetti particolari di flash, introdotti nelle scene del Grillo parlante e del burattinaio Mangiafuoco; il 
passaggio da alcuni momenti narrativi ad altri è accompagnato da una musica di carillon. Si nota 
come il burattino sia più agile nei movimenti rispetto agli altri personaggi, pur essendo di legno perché 
è fuori da un sistema sociale di soffocante controllo; strabiliante il gioco di ruoli a cui ci porta a riflette 
Pinocchio/Bene: sul piano del reale Bene è regista, il “burattinaio”, colui che guida i suoi attori. Sul 
piano scenico un burattino fuori dal sistema del controllo, più libero dei personaggi-
umani/marionette; è condannato, però, a rientrare negli schemi, e ciò è anticipato dalla presenza di un 
collare che ha costantemente e a cui spesso è legata una catena. Si manifesta così l’opposizione tra il 
burattino di legno e il burattino sociale, ruolo interpretato dagli altri personaggi e realizzato con una 
staticità marionettistica. L’interpretazione di Pinocchio/Bene è portata all’esagerazione, 
all’esibizione delle qualità e delle variazioni vocali giocando e storpiando la voce, sussurrando, 
balbettando…tutto questo attraverso l’utilizzo di un playback visibilmente asincrono. Bene evidenzia 
l’artificialità della scena e la realizza utilizzando delle maschere, dei pupazzi, e per il suo personaggio 
una forte espressività facciale e corporea, spesso accompagnata da una recitazione nevrotica ed 
estrema. Giocando sulla voce, gioca sul significato delle parole, infatti l’obiettivo non è quello di 
comunicare il significato, il testo, che tutti conoscono, e proprio per questo può allontanare il 
significato dal significante e realizzare la phoné, svuotando le parole del loro significato e sfruttandole 
essenzialmente per il loro suono/rumore.  
 
 
3. Scene a confronto  
 
CARMELO BENE                                                                                      BABILONIA TEATRI 
 
 
SCENA 1:  
 
Luce e ambiente costanti (scuola/tribunale); 
banco di scuola e banco insegnante/giudice; 
musica di carillon;  
Pinocchio incatenato (sempre presente, se non 
con catena, con collare) e nevrotico;  
elementi della storia di Pinocchio: fuoco, 
pupazzo del gatto, palla (balocchi), bambina 
con maschera che legge il libro di Pinocchio; la 
bambina si muove da burattino e legge 
l’introduzione della storia, seguendo con il dito. 
(Dimensione socio-politica costante: burattino 
di legno e burattino sociale). 
 
Min: 00-2,30. 
 
 
 
 
Luce e ambiente costanti; canzone Lettera a 
Pinocchio di Johnny Dorelli; 
in scena il servo di scena con il naso da 
Pinocchio (unico elemento riconducibile alla 
storia) e nudo con il proprio corpo di obeso, 
corpo vero (sembra un burattino di legno, per 
la luce particolare d’inizio);  
ingresso dalla platea dei tre attori-non attori 
che fanno una sfilata e salgono sul palco e si 
posizionano sulla stessa linea di proscenio: 
vetrina dei corpi autentici che sono in scena, 
delle fragilità e degli esiti del coma;   
voce off, fuori campo di Enrico che legge 
l’intro della storia di Pinocchio.  
(Dimensione socio-politica solo come 
accenno). 
 
Min: 00-4,26.     
 
  
SCENA 2: 
 
Geppetto: legge la storia di Pinocchio con il 
libro in mano; ha movenze da burattino ed 
indossa una doppia maschera perché interpreta 
una doppia identità: Mastro Ciliegia e poi 
diventa Geppetto (gioco della doppia identità, 
finzione in evidenza);   
 
Cattiveria di Geppetto: mangia le pere e lascia 
a Pinocchio solo le bucce (interpretazione 
politica: i ruoli di potere ed il potere).  
  
Min: 4,10-6,00;  
 
(racconto nevrotico dell’incendio dei piedi: 
simbolo di disobbedienza di Pinocchio) 
Min: 11,50-16,00. 
 
Manca Geppetto come personaggio;  
c’è la lettura dell’elenco dei personaggi e dei 
luoghi della storia di Pinocchio; 
momento della nascita del burattino attraverso 
il ballo di trasformazione di Ferrarini, imitando 
i movimenti suggeriti dal servo di scena da 
sotto il palco: come allo specchio, segue gli 
esercizi come una sorta di momento di teatro 
terapia; sottolinea la necessità di un aiuto, non 
più autosufficienti; difficoltà nei movimenti del 
corpo come se avesse il corpo di un burattino di 
legno, stessa rigidità). 
 
Min: 17:20-23:13. 
 
 
 
 
SCENA 3: 
 
Grillo: è vestito come un giudice, è cattivo, non 
si presenta come la coscienza morale di 
Pinocchio ma come la sua coscienza sociale;  
è più grande di Pinocchio;  
luce/effetti particolari (in comune con la scena 
successiva), finzione pura della scena 
fortemente evidenziata.  
Contrasto tra l’istituzioni scolastica, e in 
generale l’ordine sociale, e il conformismo, la 
ribellione e la volontà di uscire dalle costrizioni 
di Pinocchio. 
 
Mangiafuoco: burattinaio (muove i burattini 
accanto a sé), ed è burattino lui stesso; si 
commuove e lascia andare Pinocchio. 
 
Min: 8,15-11,50; 
         23,00-23,45. 
 
Grillo/Mangiafuoco: Enrico, attraverso la voce 
off  intervista i tre attori-non attori, li riprende 
quando vanno fuori copione: “Si attenga al 
copione”. Metateatro, disvelamento della 
finzione teatrale, accanto a un’improvvisazione 
prevista, guidata; vengono fuori le vite delle 
persone dietro gli attori, non in modo diretto 
ma velato, sempre attraverso l’artificio della 
storia di Pinocchio/interrogazione di Enrico; fa 
delle domande per rompere il ghiaccio fino ad 
arrivare alla domanda sul lavoro che introduce 
il pensionamento d’invalidità e quindi il coma.  
 
Min: 7,22-14,20. 
 
 
 
 
 
 
 
 
 
 
 
SCENA 4:  
 
Il gatto e la volpe: finzione data dall’utilizzo di 
maschere/pupazzi; sono dei ladri e quindi sono 
fuori dal controllo dei burattinai sociali e 
recitano; la volpe è burattinaio del gatto.  
 
Cambio: la volpe diventa la Fata, togliendosi la 
maschera; è una fata cattiva, fa giochi di voce, 
ha una doppia identità: bambina/mamma, 
buona/cattiva.  
Pinocchio si incatena su se stesso 
simboleggiando l’impiccagione alla quercia.  
Legame morte/vita rappresentato dalla morte 
della Fata che si costruisce il letto di morte; 
pianto disperato di Pinocchio; la Fata che con il 
cuscino di morte crea la pancia della mamma, 
una mamma crudele che crudelmente prende a 
pugni (ambiguità della Fata, doppia identità: 
costrizione dell’istituzione famigliare e dei 
ruoli in famiglia).  
 
Min: 37,30-43,50; 
        47,10-47,35; 
        55,30-57,02. 
 
 
Fata/donna: interrogatorio sulla donna della 
loro vita: sketch guidato dalla voce off di 
Enrico che fa delle domande. Chiede di 
individuare la donna ideale attraverso tre 
aggettivi; sketch mimato da Sielli che va alla 
ricerca della sua Fata per giungere poi 
all’incidente in moto (attraversa passato e 
futuro); racconto velato ma costante che 
conduce quindi a parlare dell’esperienza del 
coma. 
 
Min: 23,18-32,06. 
         
        
  
 
SCENA 5: 
 
Paese dei Balocchi: sulla scena un cocchiere su 
un carretto guidato da asini; finzione in 
evidenza: l’asino si lamenta e parla e gli viene 
tolto un orecchio che viene avvicinato dal 
cocchiere alla sua bocca per rimproverarlo;  
c’è anche Lucignolo che, essendo un bambino 
cattivo e disobbediente, recita, non ha la fissità 
degli altri personaggi, perché non rientra nel 
controllo dei ruoli sociali. 
Trasformazione in asino attraverso l’utilizzo 
dell’espediente di un cappello con orecchie 
d’asino. 
Pinocchio arriva poi direttamente nella pancia 
della balena e racconta cosa è successo nel 
paese dei Balocchi a Geppetto, evidenziando 
quindi quei passaggi che invece si perdono 
nelle scene staccate.   
 
Min: 1,01,24-1,02,20; 
         1,04,30-1,05,00. 
  
Paese dei Balocchi: Facchini si diletta in uno 
sketch in cui si trasforma in asino: da un 
iniziale momento di ritmo funky (canzone 
“Freak”) alla rottura del situazione scenica con 
il raglio/lamento e il contorcimento del corpo a 
terra; rappresenta il passaggio dal ritmo della 
vita, della voglia di vivere al non-luogo (coma). 
 
Con “vita spericolata” di Vasco Rossi: si apre il 
momento dei ricordi, dell’infanzia, dei giochi; 
il servo di scena dà ad ogni attore-non attore un 
giocattolo con cui gli attori tornano bambini.   
 
Min: 38,55-45,10; 
         56,50-57,20.  
 
Il buio del coma è paragonato alla pancia della 
balena.  
 
 
 
  
SCENA 6 
 
Pinocchio si toglie il naso e diventa un 
burattino sociale; il finale ha un velo di 
negatività attraverso il quale Carmelo Bene 
muove la sua critica contro la realtà manovrata.  
 
Min: 1,12,07-fine. 
 
Il servo di scena attacca una catena 
all’imbragatura di Ferrarini e questo si alza in 
volo (il momento della sospensione); poi tutti e 
tre gli attori-non attori si accasciano sulle sedie: 
lasciano il loro pezzo di legno (coma) per 
rinascere a nuova vita (post-coma). 
 
Min: 59,50-fine. 
 
 
 
POSTILLA PER BABILONIA TEATRI: 
 
Sul pezzo Yesterday dei Beatles, Facchini, Ferrarini e Sielli sono seduti sulla stessa linea e sfogliano 
i cartelli che hanno in mano sui quali è riportata la traduzione della canzone che racconta esattamente 
la condizione della loro esistenza, il loro ieri, che poi è cambiato, e conseguente consapevolezza e 
accettazione del presente. Il segno grafico, visivo che imprime le parole sui cartelli crea un maggior 
coinvolgimento del pubblico. Gli spettatori non sono esclusi da tutto questo, potrebbero essere colpiti 
da una situazione del genere, partono tutti dallo stesso livello appartenente a “ieri”.  
Finita la canzone, ognuno di loro legge una lettera che racconta la propria personale esperienza, il 
proprio pensiero sul coma, il momento del risveglio e la lenta ripresa: “Mi sono trasformato, ma non 
sono diventato un pezzo di legno”. 
 
Min: 46,40-56,30. 
